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La pintura como recurso didáctico 
Título: La pintura como recurso didáctico. Target: Bachillerato de humanidades. Asigantura:  Transdisciplinar. Autor: 
Marta Rafael Balsa, Licenciada en Comunicación Audiovisual, Opositora francés secundaria. 
e escogido el currículum de Historia del Arte porque, dentro de las materias de Bachillerato, es 
de las que, a mi parecer, tiene más carencias. 
Teniendo en cuenta que entendemos por artes las siguientes: arquitectura, escultura, 
pintura, literatura, música, danza y cine, resulta paradójico que una asignatura a la que se le ha dado 
el nombre de Historia del Arte se centre únicamente en las tres primeras dejando las otras cuatro 
semi olvidadas. 
No es el caso de literatura, que es desarrollada en una sola asignatura pero sí es el caso de la 
música, que se ha visto relegada al puesto de optativa o el cine, que se ha logrado encajar con 
calzador en uno de los apartados del tema 20 bajo el epígrafe de Arte y sociedad de consumo. 
Teniendo en cuenta que tendencias como el pop art o las designadas como "últimas tendencias" 
quedan fuera de esta cultura visual de masas, me da lástima el significado que se pueda dar a una 
herramienta que nació con la idea de ser documento gráfico de una época y al que ni siquiera sus 
inventores le auguraron demasiado futuro: el cine es un invento sin futuro (llegó a decir Louis 
Lumière). Quizás, el problema resida en querer ver el cine como una herramienta de ocio y no como 
una herramienta de reflexión o como un soporte para crear arte. 
Por último, qué decir de la danza, la gran desaparecida de nuestra asignatura de Historia del Arte.  
Aunque, cómo resumir algo tan complejo como el arte en tan sólo un año escolar. Sería necesario 
abarcar al menos o otro o, en su lugar, llegar a cada una de las siete artes y establecer conexiones con 
el presente para no dar la sensación de que el arte es algo del pasado que poco o nada tiene que ver 
con el momento actual. Necesariamente, habría que incidir en el aspecto del arte como documento 
histórico, como soporte para la comprensión de la humanidad y sus circunstancias vitales y no, 
únicamente, como obra para el deleite de los sentidos, aunque lo sea. 
Por lo demás, de mi época de estudiante, recuerdo esta asignatura con un especial cariño. Más que 
el contenido, recuerdo la magia de las clases con las luces apagadas y un haz de luz desde el proyector 
de diapositivas. Quizás, fue con este haz de luz con el que descubriría mi pasión por la imagen (en 
movimiento). 
EL CUADRO COMO MATERIAL DIDÁCTICO: 
ANÁLISIS: Clasificación de la obra 
Obra: La estación de Saint - Lazare (La Gare de Saint - Lazare). 
Autor: Claude Monet.  
H 
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Año de realización: 1877.  
Movimiento en el que se encuadra: Impresionismo francés. 
Ubicación: Museo d'Orsay (París, Francia) 
UTILIZACIÓN EN EL AULA 
Punto de vista (geográfico, histórico y artístico) 
Para explicar mi punto de vista voy a realizar un paralelismo entre la pintura con la que estamos 
trabajando y diferentes películas que, bajo mi punto de vista, dejan patente el momento histórico en 
el que nos encontramos, la realidad artística en la que surge el movimiento impresionista y las 
consecuencias geográficas que se desprenden de la misma. 
Pretendo que sea una experiencia piloto que no podría ser utilizada con todos los temas del 
currículum de una asignatura correspondiente a alumnos de 2º de Bachillerato por la necesidad de 
adecuarse a unos contenidos de los que (¡ay!) deberán ser examinados en la correspondiente 
selectividad. 
Esta iniciativa, por el contrario, sí podría llegar a experimentarse en cursos inferiores para lograr 
una visión global no sólo del arte, sino de la mayoría de las materias correspondientes a las ciencias 
humanas. Una visión global y la comprensión de los límites tan estrechos existentes entre muchas de 
las disciplinas de humanidades ayudaría no sólo a la comprensión por parte del alumno sino también 
a la posibilidad de abarcar un mayor número de materias. 
Mi intención es facilitar al alumno unos hilos conductores a los que agarrarse, con los que abrir el 
pensamiento más allá de la memorización de contenidos a corto plazo. 
Los documentos cinematográficos del que me voy a servir será el siguiente: 
Punto de vista geográfico: 
Las uvas de la ira (The Grapes of wrath, John Ford, 1940) 
Punto de vista histórico:  
Tiempos modernos (Modern times, Charles Chaplin, 1936) 
La llegada de un tren a la estación de la ciudad (L'Arrivée d'un train à la ciotat, Louis Lumière, 
1895) 
Punto de vista artístico: 
L'Atalante (Jean Vigo, 1934) 
Al final de la escapada (À bout de souffle, Jean-Luc Godard, 1965) 
Pierrot el loco (Pierrot le fou, Jean-Luc Godard, 1965)  
La bestia humana (La bête humaine, Jean Renoir, 1938) 
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Punto de vista geográfico 
Las uvas de la ira (The Grapes of wrath, John Ford, 1940) 
California aparece como la tierra prometida que ofrece nuevas oportunidades. En una hoja se 
anuncia que se requieren trabajadores para recoger fruta. Toda la familia, con sus enseres, a bordo de 
una desvencijada camioneta, inicia el viaje, no sin antes rendir tributo a su propio pasado: la madre 
tira al fuego los objetos inservibles; entre ellos, una vieja postal de la Estatua de la Libertad, símbolo 
de un paraíso que se ha tornado infierno e indicación de un tiempo anterior de búsqueda. 
Las etapas del traslado de Oklahoma hasta California son un auténtico vía crucis, jornadas de un 
viaje agotador que serán jalonadas de sufrimientos y desprecios. 
La alegría al contemplar la tierra prometida "que mana leche y miel" pronto se torna desesperación 
cuando comprueban que no hay trabajo, la recogida de la fruta terminó hace tiempo, y son obligados 
a acampar en las afueras de la ciudad donde otros cientos de inmigrantes se mueren de hambre ante 
la indiferencia o el rechazo de la población local que interpreta su suerte como el resultado de la poca 
cabeza de los miserables: Los de Oklahoma ni sienten ni padecen, no son hombres. 
El final del viaje es justo el principio de la toma de conciencia de Tom Joad. A las condiciones 
miserables de vida y a la explotación despiadada a que son sometidos por los empresarios agrícolas 
responden los jornaleros con el único arma que poseen los trabajadores en tales circunstancias: la 
huelga. 
Nosotros estamos vivos. No podrán acabar con nosotros, ni explotarnos. Saldremos adelante porque 
somos el pueblo. 
Punto de vista histórico 
La llegada de un tren a la estación de la ciudad (L'Arrivée d'un train à la ciotat, Louis Lumière, 1895) 
Ocho años después de que Monet pintara su Estación de Saint - Lazare, concretamente el 28 de 
diciembre de 1895, se produjo un hecho capital no sólo en la historia del arte sino en el desarrollo de 
la humanidad: la primera sesión pública del Cinematógrafo, por Louis y Auguste Lumière, en el Salon 
Indien del Grand Café de París (14, boulevard des Capucines), con un programa de once films, entre 
los que destacan La llegada de un tren a la estación, La salida del puerto, El desayuno del bebé, La 
demolición de un muro y El regador regado, primera cinta de argumento. Estos títulos están 
considerados como las primeras películas de la Historia del Cinematógrafo.  
La llegada del tren produjo escenas de pánico en la sala pues los espectadores, con su mentalidad 
precinematográfica, creían que la locomotora se les venía encima. A pesar de estar rodada con 
cámara fija, cuenta con toda la serie de planos que pueden aparecer actualmente, desde el plano 
general hasta el primer plano, gracias a la profundidad de foco y al movimiento de la locomotora y de 
las personas. La cámara simplemente registraba lo que se escenificaba y ocurría ante ella. 
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La llegada del tren produjo tanta impresión en aquellos espectadores primerizos que en estos 
primeros años del cine serían tantas las proyecciones de llegadas y salidas de trenes que parecen 
querer reafirmar la esencia dinámica del nuevo espectáculo. Pero es también el hechizo del 
ferrocarril, que ha querido ya las sensibles retinas de Monet y Cézanne haciéndose pintura, otro signo 
de los nuevos tiempos que impresionará profundamente a este público que ha pasado de la diligencia 
a la vía férrea gracias al invento de Stevenson. 
Tiempos modernos (Modern times, Charles Chaplin, 1936) 
Un obrero de la industria del acero acaba perdiendo la razón, extenuado por el frenético ritmo de 
su trabajo. Después de pasar un tiempo en el hospital recuperándose, al salir es encarcelado por 
participar en una manifestación, en la que se encontraba por casualidad. En la cárcel, también sin 
pretenderlo, ayuda a controlar un motín por lo que gana su libertad. Una vez fuera de la cárcel 
reemprende la lucha por la supervivencia, lucha que compartirá con una joven huérfana que conoce 
en la calle. 
Tiempos Modernos nos muestra a Charlot enfrentado a muy distintas vicisitudes en plena resaca de 
la Gran Depresión Americana, cuando el desempleo masivo coincidió con la también masiva 
implantación de la automatización industrial. 
El portentoso título con que se abre la película, La historia de la industria, de la iniciativa 
empresarial - la humanidad en búsqueda de la felicidad, sigue con una yuxtaposición simbólica de 
planos de ovejas pastando y obreros saliendo en tropel de una fábrica. El personaje de Chaplin es 
visto por primera vez como un operario al que su monótono e inhumano trabajo en una cinta 
transportadora de una cadena de producción, está a punto de volver loco. Además, le utilizan como 
conejillo de indias para probar una nueva máquina con la que se pretende dar de comer a los obreros 
mientras trabajan. 
La llegada del tren produjo tanta impresión en aquellos espectadores primerizos que en estos 
primeros años del cine serían tantas las proyecciones de llegadas y salidas de trenes que parecen 
querer reafirmar la esencia dinámica del nuevo espectáculo. Pero es también el hechizo del 
ferrocarril, que ha querido ya las sensibles retinas de Monet y Cézanne haciéndose pintura, otro signo 
de los nuevos tiempos que impresionará profundamente a este público que ha pasado de la diligencia 
a la vía férrea gracias al invento de Stevenson. 
Punto de vista artístico 
En sus inicios, el cine se consideraba como la continuación de la pintura impresionista por otros 
medios y también a la filmografía de los años 20 se le aplica la etiqueta de escuela impresionista, 
porque transmitía no sólo objetos, sino impresiones. 
De este modo, a Louis Lumière, uno de los padres del séptimo arte, se le conoce como el último 
pintor impresionista y, en efecto, aquellas primeras películas hacían hincapié en la naturaleza, en las 
hojas de árboles, para captar la luz y su movimiento. 
L'Atalante (Jean Vigo, 1934) 
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L'Atalante es el nombre de una barcaza fluvial habitada por su joven patrón Jean recién casado con 
la campesina Juliette y el pintoresco marinero Jules. A caballo de la poesía surrealista y el naturalismo 
poético Jean Vigo realizó este poema de amor, que fue alterado y brutalmente mutilado por la 
Gaumont para su exhibición comercial, sin que su autor pudiera hacer nada desde su lecho de 
muerte. 
El elemento acuático, la iluminación y la manera de filmar a sus personajes colocan esta película, a 
mi juicio, como una continuación de las tesis llevadas a cabo, en pintura, por los impresionistas. 
André Bazin, en su artículo sobre Jean Vigo, empleó una expresión feliz al referirse a su "gusto casi 
obsceno por la carne", porque es cierto que nadie ha filmado la piel de las personas, la piel del 
hombre, tan crudamente como Vigo. Desde hace treinta años nada ha igualado los brazos de Dita 
Parlo y Jean Dasté cuando van a hacer el amor o, mejor aún, cuando se separan, y un montaje en 
paralelo nos los muestra volviendo cada uno a su cama, él en su barcaza, ella en la habitación del 
hotel, los dos sufriendo los males del amor en una escena en la que la maravillosa partitura de 
Maurice Jaubert tiene un papel de primera importancia, secuencia carnal y lírica que equivale 
exactamente a un coito a distancia. 
El momento en que Jean, loco de amor, hunde su cabeza en el fondo de un barreño de agua para 
encontrar a Juliette y su posterior zambullida en el mar donde acaba por encontrarla en un juego de 
luces y contrastes submarinos puede ser también otro exponente de su búsqueda de la poesía a 
través de los juegos de luces y contrastes. 
La Nouvelle Vague francesa  
Nouvelle vague es la denominación utilizada por la crítica para designar a un grupo de nuevos 
cineastas franceses, surgido a finales de los años 50, que reaccionan contra las estructuras del cine 
francés existentes en ese momento y que tienen como máxima aspiración la libertad en varios 
frentes: libertad de expresión pero también libertad técnica. 
Esta denominación surge cuando muchos de los críticos y escritores de la revista especializada 
Cahiers du cinéma, bajo el auspicio teórico de André Bazin, deciden pasarse a la dirección, tras la 
escritura de guiones. Tal es el caso de Jean -Luc Godard, François Truffaut, Jacques Rivette, Éric 
Rohmer o Claude Chabrol. 
Sería precisamente una obra de Truffaut Les quatre cents coups (los 400 golpes, 1959) junto a la de 
Alain Resnais (Hiroshima, mon amour, 1959) las que más llamaron la atención sobre el nuevo 
fenómeno, todo ello incrementado cuando en el festival de Cannes de aquel año resultó ganadora 
otra Orfeu Negro (Orfeo negro, Marcel Camus). 
De André Bazin tomaron el deber de retratar la realidad, o hacer que la ficción fuera lo más 
verosímil posible. Todos estos nuevos turcos, como se les denominaba, tenían un amor sin límites por 
el cine, que se convertía en grandes conocimientos teóricos a base de ver innumerables películas en la 
Cinemateca del Barrio Latino de París. Desde el principio defendieron los conceptos de "autor" y 
"autoría". 
  
618 de 702 
PublicacionesDidacticas.com  |  Nº 4 Abril 2010
Con respecto a la técnica, gracias a las cámaras más ligeras de 16 mm. Y a las nuevas emulsiones 
más sensibles, hicieron posible que se rodara sin iluminación artificial, cámara al hombro y en 
localizaciones naturales; es decir, rodajes más rápidos y baratos. 
Las primeras películas que surgieron por el 59 se caracterizaban por ser muy espontáneas, con 
grandes dosis de improvisación, tanto de guión como de actuación, sin iluminación artificial, sin ser 
rodadas en estudios, con muy poco dinero pero rebosantes de entusiasmo, y en un momento 
histórico que subyace en todas las tramas. Las historias suelen ser cantos a la vida en la plenitud de 
ésta, el deseo de libertad a toda costa y a todos los niveles, y una nueva forma de asumir la edad 
adulta desde la óptica de un espíritu joven. 
Es en las técnicas de rodaje enumeradas en los dos párrafos anteriores que se podría hacer un 
paralelismo con las técnicas de trabajo de los pintores impresionistas. Como ejemplo de lo anterior, 
me he decantado por dos de las primeras películas del director Jean-Luc Godard (más allá del 
profundo amor y respeto que siento hacia todas sus reflexiones cinematográficas) por ser quien de 
una manera más clara llevó a cabo todo lo anterior y continúa haciéndolo casi cincuenta años más 
tarde. 
Al final de la escapada (À bout de souffle, Jean-Luc Godard, 1965) 
He seleccionado esta película por ser el primer largometraje del director y por ser en sí misma todo 
un manifiesto en imágenes del nuevo cine francés. 
Película desesperada, nihilista que fue todo un reto a las leyes de la gramática cinematográfica 
convencional, destruyendo la noción de encuadre gracias a la perpetua fluidez de la cámara, 
quebrando las leyes de la continuidad del montaje y saltándose las normas del raccord entre plano y 
plano. 
La movilidad de À bout de souffle la convierte en un ejemplo modélico de película antiacadémica 
que trae al cine un aire de chocante novedad. 
Pierrot el loco (Pierrot le fou, Jean-Luc Godard, 1965)  
He querido incluir esta segunda película de Jean-Luc Godard por el uso del color que se hace en la 
misma. El estudio del color (fundamentalmente de los colores primarios) es importantísimo. 
Extraído del artículo de Louis Aragon "Qu'est - ce que l'art, Jean-Luc Godard?: 
(...) No se trata sólo del hecho de que esté bien fotografiada, de que los colores sean bellos... Está 
bien fotografiada, los colores son bellos. Se trata de otra cosa. Los colores son los del mundo tal como 
es, ¿cómo se dice eso? Habría que haberse contenido: ¡Qué horrible es la vida! Pero siempre es 
hermosa. Si es con otras palabras, viene a ser lo mismo. Pero a Godard no le basta el mundo tal como 
es (...) 
La bestia humana (La bête humaine, Jean Renoir, 1938) 
  
619 de 702 
PublicacionesDidacticas.com  |  Nº 4 Abril 2010 
El rigor naturalista es una constante en toda la obra de Jean Renoir, también en esta película, 
adaptación de la novela de Zola, en la que además la locomotora es la verdadera protagonista. 
UTILIZACIÓN EN EL AULA: PROPUESTA DE TÉCNICA DE TRABAJO Y ACTIVIDADES PARA SU 
APLICACIÓN EN EL AULA. 
La visualización de la película Las uvas de la ira está pensada para servirles de ayuda a la hora de 
comprender el porqué de la emigración hacia las grandes ciudades, en relación con lo que supusieron 
tanto el ferrocarril como la máquina de vapor en la 2ª Revolución Industrial. 
En base a esto, los alumnos deberán ser capaces de elaborar diagramas en los que quede de 
manifiesto la evolución de la población entre 1876 - 1913, la tasa de natalidad / mortalidad en estas 
mismas fechas, las cifras de comercio de materias primas y manufacturadas en diferentes países 
(Europa, Islas Británicas, EEUU) y el incremento y evolución en la producción agrícola. 
También deberán ser capaces de elaborar mapas en los que queden reflejados los movimientos 
migratorios en estos mismos años, dentro de EEUU y transoceánicos. 
La visualización de la película Tiempos modernos deberá ayudarles a comprender la situación social 
en los años de la depresión, el capitalismo, la producción en cadena y la deshumanizada tecnificación 
industrial. 
Deberán ser capaces de esbozar las principales transformaciones sociales, ideas generales sobre la 
sociedad de clases y el movimiento obrero. 
La visualización de la película La llegada del tren deberá permitirles, como en el caso anterior, 
adelantarse a la explicación de lo que supuso la Revolución Industrial y la invención del ferrocarril, 
siendo ellos capaces de elaborar, a priori, una lluvia de ideas con lo que a su juicio supuso este 
invento. Una vez realizada esta lluvia de ideas, que se irán enotando en la pizarra, se procederá a 
debatir el tema en clase en grupo (gran grupo). Posteriormente, los alumnos deberán hacer de 
manera individual, en sus casas, diferentes mapas conceptuales con las transformaciones principales 
que trajo la segunda Revolución Industrial. 
Con respecto a las cuatro películas que he escogido como representativas de un acercamiento 
artístico a La Gare de Saint Lazare, procederemos, en un primer momento, a la explicación del 
movimiento impresionista. Finalizada la explicación, se procederá a la proyección de secuencias 
significativas de las películas anteriormente dichas y serán los alumnos quienes deberán buscar 
similitudes entre ambos soportes con la ayuda y bajo la dirección del profesor que será el encargado 
de encaminar sus respuestas. 
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PROPUESTA DE EVALUACIÓN 
Cómo podemos evaluar el proceso anterior. 
El proceso deberá evaluarse no sólo en función de los contenidos aprendidos sino también en 
función de la capacidad de abstracción del propio alumno. No es necesario que el alumno saque las 
conclusiones que en un primer momento cabría esperar de él sino que sea participativo en el proceso 
que se le presenta, que comprenda la relación que puede existir entre la manera de pintar un tren 
llegando a una estación y la manera de filmar una película.  
Es importantísimo que comprendan la función didáctica y de documento histórico que tienen 
muchas obras de arte y las pequeñas diferencias entre las mismas. 
Jean Rouch definió la cámara como una continuación del brazo, como el lápiz con el que se escribe 
o el pincel con el que se pinta, una extensión del brazo, una extensión del alma. 
Cuándo lo evaluamos. 
Por tratarse de una experiencia piloto deberá ser evaluada, en todo caso, al final de la explicación 
de esa unidad concreta y comprobar el grado final de conocimiento de los alumnos y compararlo con 
los conocimientos adquiridos durante el desarrollo habitual de otras clases. 
La corrección de las posibles desviaciones o problemas. 
El profesor debe tener muy en cuenta hacia dónde quiere dirigir las explicaciones para lograr llevar 
a los alumnos hacia un resultado concreto dentro del proceso didáctico. Es importante que se 
establezca una dinámica de abstracción pero siempre bajo un hilo conductor para que los alumnos no 
se pierdan en comentarios sin función didáctica. 
No sería mala idea elaborar y poner a disposición de los alumnos un guión con las actividades a 
desarrollar y breves reseñas geográficas, históricas y artísticas en las que los alumnos puedan 
apoyarse si se encuentran perdidos. 
Medidas y calificación. 
Para calificar al alumno, además de lo expuesto anteriormente, tendremos en cuenta el trabajo 
personal realizado de manera individual por el alumno, su grado de conocimiento del periodo 
histórico y del movimiento artístico con el que hemos trabajado. 
Se valorará positivamentela aportación de documentos de cualquier tipo por parte del alumnoy 
especialmente su participación en clase. 
Sería necesario, mediante sondeo, conocer el parecer de los alumnos en relación al uso de una 
nueva metodología de enseñanza y ver si realmente hemos conseguido nuestro propósito final (el 
alumno sabe y comprende lo que necesitábamos hacerle saber). ● 
